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DE-­VELANDO	  UN	  CUERPO.	  	  
RESUMEN	  
La condición humana es corporal. El mundo sólo se da bajo la forma de lo 
sensible. En el espíritu no existe nada que antes no haya estado en los 
sentidos.” Mi cuerpo tiene la misma carne que la del mundo”, dice Merleau 
Ponty (1964,153)”1.  
El proyecto “ De-velando un cuerpo”  aborda una serie de cuestionamientos 
alrededor del cuerpo, de las estancias por las que éste transita y habita bajo 
su condición corpórea. Indaga sobre las distintas miradas del cuerpo y de lo 
humano a través de la historia del arte, considerando algunas de las múltiples 
reflexiones que se han planteado acerca de la vida y la muerte con el cuerpo 
como protagonista. 
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INTRODUCCIÓN 
 
Como muchos proyectos de investigación y materializacion artística, “De- 
velando un cuerpo ” surgió de una experiencia personal. Las vivencias con 
una persona muy cercana cuyo cuerpo representa de alguna manera 
realidades negadas, fragmentos, intervenciones, la presencia constante de la 
muerte y la contraposición entre materia y “alma” fueron el punto de partida, 
el surgimiento de una inquietud, que tomaría forma para resolverse a través 
de un recorrido de exploración teórica, que encontraría sus reflexiones en  un 
conjunto de obras que  comprende procesos bidimensionales y 
tridimensionales y que tiene una conciencia con el espacio. 
El proyecto “De-velando un cuerpo” parte de una serie de cuestionamientos 
alrededor del cuerpo, que recaen siempre en una insistente pregunta ¿a qué 
llamar “humano”? Esta pregunta se presenta a lo largo de todo el trabajo y 
poco a poco se van sumando a ella reflexiones paralelas, que orientaron el 
proceso hacia nuevos focos de investigación.    
“De-velando un cuerpo” en un comienzo tenía como objetivo principal 
investigar y explorar todo lo relacionado con el cuerpo, se pensaba en la 
medicina, la antropología, la filosofía, entre otras disciplinas para así tener 
una amplia y mejor comprensión del tema; sin embargo, existía además la 
clara necesidad  de adelantar un trabajo de campo, en donde se encontraran 
elementos que direccionaran el proyecto a hablar de un cuerpo humano 
habitado por una constante, la muerte. Con ello comenzó entonces una 
nueva búsqueda de comprensión acerca de estos dos términos, cuerpo - 
muerte y el análisis de cómo estos se contienen el uno al otro. 
Aparece así dentro del trabajo la búsqueda en la necesidad de la interrelación 
con la materia experiencia que se convirtió en algo relevante dentro el 
proceso, ya que comenzó a sugerir distintos  lenguajes y formatos de 
expresión que fueron variando desde la imagen fija a la intervención de 
objetos adquiridos hasta llegar a la realización de piezas tridimensionales. 
Con distintas preguntas tales como ¿qué es realmente el cuerpo? ¿Somos 
acaso solo ese cuerpo que habitamos?¿existe realmente un alma? ¿qué 
ocurre cuando nuestro cuerpo falla y nuestra vida es sostenida mediante 
máquinas?, se pretende poner al espectador frente a reflexiones alrededor de 
lo humano, de lo no humano, de lo que para cada uno significa serlo y de la 
muerte que co-existe en el mismo cuerpo. 
No existe la muerte si no hay un cuerpo que pueda morir, pero tampoco 
existe un cuerpo si no existe la muerte que lo pueda habitar. ¿Qué pasa 
entonces con esos cuerpos posados sobre camas en “estados” clínicamente 
llamados como “coma”?, Está entonces la materia de sus cuerpos, pero 
¿somos entonces sólo materia?, ¿somos sólo carne?, ¿a qué le llamamos 
cuerpo, y qué lo hace humano?, ¿es bajo estos “estados” ya no la muerte lo 
que habita el cuerpo sino el cuerpo mismo quien habita la muerte? ¿qué 
sucede cuando un miembro del cuerpo muere y es remplazado por otro 
artificial?, acaso no es también “humano” la labor de este objeto que le 
devuelve su funcionalidad a su cuerpo y lo reincorpora en la sociedad?  Una 
serie de preguntas como las anteriores son abordadas en este trabajo con las 
que no se pretende hacer juicios morales, ni encontrarles explicación, 
simplemente se manifiestan por medio del arte. Las reflexiones de la obra 
quedan abiertas al espectador y a las conexiones que desde su experiencia 
lleve a cabo. 
Cabe anotar que el proyecto también indaga —como referente teórico y para 
ampliar el contexto en el que se desarrolla— sobre las distintas miradas del 
cuerpo y de lo humano a través de la historia del arte, analiza las distintas 
reflexiones que se han planteado acerca de la vida y la muerte con el cuerpo 
como protagonista. En este apartado se destaca la fragmentación del cuerpo, 
la puesta a la vista de realidades existentes pero negadas, el descubrimiento 
de la belleza en lo que aparentemente no es más que fealdad, el interés en 
los procesos biológicos de todos los cuerpos, sus funciones y la 
preeminencia de la materia. 
Con respecto a la forma en la que se presentan los resultados de este 
trabajo, es importante resaltar que, después de un proceso de 
experimentación con diferentes lenguajes, se llegó de nuevo a la idea inicial 
de utilizar como recurso principal para la obra la fotografía, entre otros. Así el 
cuerpo será el  soporte y la fotografía y otros medios serán los recursos por 
medio de que se manifiestan todas estas reflexiones, con el espacio como 
ámbito en los cuales esta obra encuentra su resonancia.  
“De-velando un cuerpo” es entonces una exploración que produce imágenes 
que resultan de la combinación de una investigación teórica, un trabajo de 
campo, una vivencia personal y una postura frente al cuerpo, la enfermedad, 
la muerte y la materia. Se trata de una invitación para que el espectador 
explore y reflexiones acerca del concepto que llamamos humano, que transita 
por el cuerpo como entidad universal.  
 
ASPECTO TEÓRICO Y CONCEPTUAL 
El cuerpo y sus miradas 
En la actualidad el cuerpo es visto desde los puntos de vista de distintas 
disciplinas y se va más allá de las concepciones tradicionales y físicas para 
explorarlo de forma segmentada, profunda, meticulosa. Existe una cierta 
necesidad de indagar acerca de él para llegar a diversos descubrimientos y 
perspectivas del ser que se enmarcan en la medicina, la antropología, la 
filosofía o, el arte entre otras disciplinas. 
Si nos detenemos en la medicina, descubrimos cuerpos que son analizados 
de una forma particular desde el momento de nacer hasta que llega la 
muerte, lo que se conoce como “la mirada médica”. Fue Vesalio, conocido 
como el padre de la anatomía, quien en la Edad Media miró el cuerpo por 
primera vez sin prejuicios, en su interior. Vesalio dirigió su mirada a un 
cadáver abierto y en descomposición en una sesión pública de disección con 
la que se pretendía mirar directamente al interior del cuerpo humano. 
 
 
Ilustración 1. El cerebro según Vesalio ( Vesalio, 1543). 
 
Andreae Vesalii. “Prima Septimi libri figura”. BRVXELLENSIS DE HVMANI CORPO. Ris 
fabrica liber septimvs.cerebro ani. 15432 
La segunda mirada fue la mirada anatomoclínica sugerida a finales del siglo 
XVIII que Foucault analizó bajo la expresión: “la mirada médica. La 
profundidad alcanzada por la mirada médica al interior del cuerpo humano, 
mediante la potenciación de la mirada tecnológica, ha trasformado el espacio 
corporal en casi trasparente. 
No obstante, lo que se entiende hoy como mirada médica, con su estructura 
plurisensorial, desborda los límites individuales del especialista que mira a un 
cuerpo sano, enfermo, herido o envejecido y se trasforma en una mirada 
médica institucionalizada, estructurada en organizaciones y sistemas, con 
una poderosa presencia en los ámbitos social, cultural, económico y político. 
Sobre el poder de la mirada médica individual se superpone hoy el poder 
hegemónico de numerosos colectivos de miradas médicas, sean 
corporativos, nacionalizados o globalizados. 
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En la filosofía con Platón el cuerpo sugiere la idea de un cuerpo como 
instrumento del alma; este autor sostiene que el cuerpo es la tumba o la 
cárcel del alma y afirma que el cuerpo debía someterse a la dirección de 
esta. Pero por otra parte Descartes lo concibe como una máquina, o sea un 
conjunto de mecanismos inteligibles que se encuentran tanto en los animales 
como en el hombre y decía que este funcionaba “como un reloj o autómata” 
(es decir una máquina que se mueve por si sola). 
 
Por su parte en la antropología el cuerpo se estudia con énfasis en mostrar 
las formas en que cada grupo sociocultural construye y utiliza de manera 
peculiar los gestos, las expresiones de la emoción y de igual manera muestra 
como cada grupo crea sus propias representaciones de lo corporal. 
 
En 1975 el sociólogo Michael Foucault en “Vigilar y castigar” circunscribe al 
cuerpo a la microfísica del poder, que supone un control invisible y 
diseminado en todos los ámbitos sociales mediados por lo corporal como por 
ejemplo en los campos social, económico, político, religioso, cultural, entre 
otros. De tales relaciones de los micropoderes resulta la creación de normas, 
convenios, contratos, acuerdos, en fin, diversas relaciones que involucran el 
cuerpo. 
 
Fragmentación del cuerpo 
La fragmentación del	  cuerpo y su crisis de identidad, se ven reflejadas en la  
“mirada médica”; un nuevo tipo de mirada que se inscribe en cuerpos  y 
espacios sociales, tales como la arquitectura hospitalaria, en la que vemos 
cómo se lleva a cabo la segmentación del cuerpo en función de la anatomía; 
un aislamiento de órganos con objeto de curar la parte enferma, incluso 
sustituyéndola por otra nueva, para que el cuerpo vuelva a ser funcional y 
productivo. El médico se ha convertido en un técnico que va arreglando y 
sustituyendo las “piezas” averiadas de nuestro cuerpo. Pero el sujeto es solo 
un cuerpo, un cuerpo físico, simbólico y psíquico, que el artista busca como 
medio para recuperar una identidad cada vez más desmembrada. 
Ilustración 2. Acción 3, Brünnenstrasse Studio, Studio Nitsch, Viena 
(Schwarzkogler, 1965). 
 
Acción, Viena, Brünnenstrasse Studio, Studio Nitsch, Verano 19653 
El arte no ha sido ajeno a estas reflexiones, a lo largo de la década del 
sesenta del siglo XX, el artista Schwarzkogler realizó performances en 
ambientes hopitalarios y quirúrgicos  que expresan la desconexión del sujeto 
con la naturaleza, en ambientes hospitalarios y quirúrgicos que denuncian a 
la ciencia como cercenadora de la libertad del cuerpo. Los actores que 
interpretan sus acciones llevan el rostro vendado, lo que sugiere la ausencia 
de identidad y la pintura que recubre esos cuerpos momificados menciona las 
heridas sobre los sujetos anónimos. Schwarzkogler toma de el ser humano 
su psíque y su físico como base, utilizando al mismo tiempo el cuerpo como 
soporte para motrar una renuncia total a la mercantilización. Los materiales 
elegídos son sustancias orgánicas que se halla en el mundo y, fundamental, 
aquellos que provenga del propio cuerpo humano. 
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“En una de sus acciónes más conocidas, Schwarzkogler se amputa el pene, 
centimetro a centímetro, mientras un fotógrafo documenta la acción. Toda la 
obra de este artista es atravezada por un intenso cuestionamiento sobre la 
forma del cuerpo y su construcción, por la destrucción y alteración por los 
sistemas de poder y por una historia artificial -la medicina, la cultura, los 
gobiernos, los procesos- que más allá de su naturaleza biológica articulaba la 
imagen corporal lo cual atropella la conformación natural del cuerpo y sus 
deseos, las tecnologías del poder doman y modelan los cuerpos a su 
conveniencia”.4  
Si nos detenemos a observar el cuerpo en la contemporaneidad, salta a la 
vista que se trata de un cuerpo fragmentado, literalmente despedazado: 
eugenesia, cirugía plástica y transformación del cuerpo, manipulación 
genética, clonación, hibridación hombre–animal (trasplantes), hombre- 
máquina (by pass, por ejemplo) y la inclusión de nuevas tecnologías para 
mantener un cuerpo vivo, entre otros. 
Pensando entonces a partir de las imágenes del cuerpo como una mezcla 
difícil de precisar, estas operaciones teóricas, develan al sujeto 
contemporáneo en su radical alteridad, en el límite de no ser ya él mismo, de 
estar desposeído de sí, sin intimidad posible, totalmente expuesto en la 
sociedad del espectáculo. 
 
Ilustración 3. Tríptico de la operación No 7: “I is someone Else” (Orlan, 
1993). 
 	  	  	  	  	  	  	  	  	  	  	  	  	  	  	  	  	  	  	  	  	  	  	  	  	  	  	  	  	  	  	  	  	  	  	  	  	  	  	  	  	  	  	  	  	  	  	  	  	  	  	  	  	  	  	  	  
4 Amorós Blasco, L. (2005). Abismos de la Mirada. La experiencia límite en el autoretrato. 
Cendeac. 
Tríptico de la operación No 7: “I is someone Else” 19935 
La artista Orlan ofrece muestra de ello en su obra “I is someone Else” con la 
cual denuncia las presiones sociales ejercidas sobre el cuerpo de la mujer y 
hace reflexionar sobre los estereotipos del canon de belleza occidental, esta 
artista toma la historia del arte como una constante fuente de inspiración y 
convierte el quirófano en su taller y el cuerpo en el material de trabajo. 
Debatiendose entre lo natural y lo artificial, el cuerpo de hoy, se encuentra en 
constante reestructuración y rediseño debido al uso y al abuso de la imagen 
del mismo en la publicidad, el arte, la prensa entre otros, aumentando así 
nuestro deseo por modificarlo.  
Ingiriendo alimentos elaborados agro tecnológicamente, sometiendose a 
trasplantes, recibiendo prótesis diseñadas para servirle de extensión, el 
cuerpo ha dejado de ser “natural”. La forma y la anatomía se encuentran en 
medio de la la pelea con la biotecnología, que trabaja a partir del agotamiento 
del material humano, cuerpos que están a la deriva de una identidad. 
Podríamos entonces citar al artista Sterlac que plantea una reflexión desde 
esta mirada, donde ya podremos llevar dispositivos  tecnológicos adheridos al 
cuerpo convirtiéndolo en parte de el mismo para rediseñar el aspecto fisico 
por medio de la tecnología, aumentar el cuerpo a través de prótesis o de 
órganos artificiales, con el propósito de superar la evolución que se da por la 
naturaleza para crear un ser (no necesariamente humano) optimizado según 
las necesidades de la cultura creada por el hombre, y no el entorno natural.  
Stelarc propone superar el cuerpo obsoleto, pero no deshaciéndose de él por 
completo, sino perfeccionándolo a través de la tecnología y ampliando sus 
capacidades, pues para Stelarc nuestro cuerpo, como forma biológica, no 
puede hacer frente con la cantidad, complejidad y cualidad de la información 
que ha acumulado; está intimidado por la precisión, velocidad y poder de la 	  	  	  	  	  	  	  	  	  	  	  	  	  	  	  	  	  	  	  	  	  	  	  	  	  	  	  	  	  	  	  	  	  	  	  	  	  	  	  	  	  	  	  	  	  	  	  	  	  	  	  	  	  	  	  	  5	   Triptico de la operación No 7: “I is someone Else” 1993. Tomada de: http://visual-art-
josephine.blogspot.com/2010/06/orlan.html. Consultada: abril 2013. 	  
tecnología y está biológicamente mal equipado para hacer frente a su nuevo 
ambiente extraterrestre. 
El cuerpo en la contemporaneidad es un cuerpo compuesto de partes 
intercambiables, sustituibles por otros pedazos de carne (implantes) o por 
sistemas inorgánicos (prótesis). Un cuerpo que, con los trasplantes o injertos 
de otros, se convierte física o indentitariamente en un cuerpo mitad propio 
mitad ajeno. En este orden de ideas, puede afirmarse que el cuerpo es el 
escenario en el que se manifiesta la crisis de la identidad actual.  
Este es el panorama que se nos plantea como reflexión sobre el cuerpo. Le 
Breton define un cuerpo moderno, como un cuerpo fragmentado en el que lo 
corpóreo no es más que el residuo de todas las fracturas; mientras Lacan lo 
define como un cuerpo incompleto, dividido y castrado.6 Pero esta 
fragmentación no se limita a lo que sucede con el cuerpo desde la medicina; 
existe además una ruptura entre el hombre y él mismo, una fractura entre un 
hombre y los otros, y una división entre el hombre y el cosmos, como 
sostiene la antropología7. Con apoyo en las anotaciones de Le Breton se 
puede ver cómo dentro de un proceso de globalización como lo son Internet y 
las redes sociales virtuales con las cuales se pretende una mayor conexión 
con el otro, al contrario se vive una situación en la cual el sujeto se conecta 
más consigo mismo que con el otro y ocurre un fenómeno de 
ensimismamiento. 
El tema del cuerpo conduce a posiciones filosóficas, artísticas, científicas y 
tecnológicas encontradas, en las que intentan prevalecer intereses 
económicos asociados a la nueva industria de la ingeniería genética y las 
prácticas biotecnológicas a ella asociadas. El cuerpo pierde así sus 
dimensiones, su capacidad representativa para acoplarse 
indiferenciadamente con nuevas máquinas y nuevas sustancias 
(psicotrópicas) transformándose en un híbrido biológico-químico. Lo que da 
paso a la posibilidad de pensar en un cuerpo fragmentado, en un cuerpo 	  	  	  	  	  	  	  	  	  	  	  	  	  	  	  	  	  	  	  	  	  	  	  	  	  	  	  	  	  	  	  	  	  	  	  	  	  	  	  	  	  	  	  	  	  	  	  	  	  	  	  	  	  	  	  	  6	  Le Breton, D. (1990). Antropología del cuerpo y modernidad. París: PUF	  7	  Antropología del cuerpo y modernidad, PUF, Paris 1990, David Le Breton	  
cuyos órganos se hayan emancipado, en lo que Deleuze y Guattari llamaron 
un cuerpo sin órganos8. 
El cuerpo sin órganos es así un conjunto de prácticas para lograr 
desprenderse del cuerpo. El cuerpo sin órganos solo puede estar poblado por 
intensidades de dolor. Sólo las intensidades pasan y circulan9  
La verdad del sujeto es su exterioridad como su exceso: su exposición 
infinita, el cuerpo volcado hacia fuera. De esto se desprende una 
iatrofilosofía: No hay enfermedades o, si se quiere, no tenemos 
enfermedades: hay enfermos. “Soy la enfermedad y la medicina, soy la célula 
cancerosa y el órgano trasplantado, soy los agentes inmunodepresores y sus 
paliativos, soy los ganchos de hilo de acero que me sostienen el esternón y 
soy ese sitio de inyección cosido permanentemente bajo la clavícula, así 
como ya era, por otra parte, esos clavos en la cadera y esa placa en la ingle”, 
decía el Jen – Luc Nancy10. Esto se refleja en algunas posiciones artísticas, 
por ejemplo en la obra de Kiki Smith, que somete al cuerpo y sus procesos 
biológicos a un examen directo. Al evidenciar las funciones naturales del 
cuerpo en medio del escenario, trabajos como Pee body nos recuerdan que 
somos nuestros cuerpos y que nuestros cuerpos somos nosotros; que  si 
negamos las realidades básicas del cuerpo nos convertimos en extraños de 
nosotros mismos. 
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  12 DELEUZE Y GUATTARI, Gilles y Felix, El Cuerpo sin Órganos, 2000; El Anti Edipo: 
Capitalismo y Esquizofrenia, Barcelona, Paidós, 1995. 	  9	  14 DELEUZE Y GUATTARI, El Cuerpo sin Órganos, 2000: 158. 
 
10 15 NANCY, Jean- Luc, El Intruso, Éditions Galilée, París, 2000 Traducción: Margarita 
Martínez, Buenos Aires, Amorrortu, 2006, Colección Nómadas. 
  
Ilustración 4. Pee Body (Smith, 1992). 
 
 Kiki Smith, Pee Body, 1992. Cera y 23 cuentas de vidrios, 68.6 x 71.1 x 71.1 cm.11 
La figura de Pee Body se agacha, aparentemente concentrada en sí misma y 
las cuentas de vidrio amarillo de la orina refuerzan el sentido de fragilidad 
comunicada por el cuerpo de cera. Al ocuparse de las funciones naturales del 
cuerpo —ya sea de forma directa o indirecta— las obras de Smith han 
contribuido a redirigir la atención más allá de las apariencias externas del 
cuerpo hacia unas preocupaciones más viscerales. 
“Mi cuerpo es la localización de mi ser”, ha dicho el escultor inglés Anthony 
Gormley, “vuelvo al cuerpo en un intento de encontrar un lenguaje que 
trascienda las limitaciones de raza, credo y lenguaje, pero que todavía tenga 
raíces de su identidad”.  
Es pertinente en este sentido anotar que la escala es uno de los medios con 
los que Gormley trata de hacernos “sentir nuestros cuerpos en el mundo”. Su 
idea de que el cuerpo es el receptáculo de nuestro ser tiene especial 
importancia en un período en el que él ha adquirido una nueva visibilidad 
como signo cultural. Una serie de cuestiones relacionadas con el cuerpo, 
desde la batalla contra el sida hasta las controversias que rodean a la 
	  	  	  	  	  	  	  	  	  	  	  	  	  	  	  	  	  	  	  	  	  	  	  	  	  	  	  	  	  	  	  	  	  	  	  	  	  	  	  	  	  	  	  	  	  	  	  	  	  	  	  	  	  	  	  	  11	  Kiki Smith, Pee Body, 1992. Cera y 23 cuentas de vidrios, 68.6 x 71.1 x 71.1 cm.  Tomada 
: p://www.flickr.com/photos/weichbrodt/6813751931. Consultada: mayo 2013. 	  
ingeniería genética, desde la manipulación del cuerpo y sus partes 
constitutivas hasta un nuevo análisis. 
Por su parte el artista Mark Quinn, tomando el fluido esencial del cuerpo (la 
sangre), realiza una obra que dramatiza la naturaleza precaria de la 
encarnación, la cabeza de el autorretrato titulada Self se modeló en 1991 con 
siete litros de sangre del propio Quinn (el total aproximado de la que tiene un 
cuerpo humano) extraída a lo largo de un periodo de cinco meses; se 
mantuvo su estabilidad tridimensional mediante refrigeración controlada.  
 
Ilustración 5. Self (Quinn, 1991). Siete litros de sangre propia. 
 
 
Mark Quinn, “Self”, 1991. (7 litros de sangre propia)12 
De esta manera, la cabeza de Quinn actúa como una especie de memento 
mori; (recuerda que morirás), haciendo referencia a la capacidad, 
aparentemente milagrosa del cuerpo para reconstruir su fluido esencial, a la 
vez que proporciona la materia prima para otro cuerpo orgánico 
independiente de él. Plantea Quinn, entonces la pregunta de la fragmentación 
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  Mark Quinn, “Self”, 1991. (7 litros de sangre propia), Marina Schneede Mit Haut Und 
Haaren, der körper in der zeitgenössischen kunst, DUMONT pág 149.	  	  
de ese ser, de ese cuerpo, de su identidad y de dónde reside precisamente 
nuestro “yo” si no dentro de los limites del propio cuerpo. 
Cuerpo, enfermedad y arte 
“La enfermedad es el lado nocturno de la vida, una ciudadanía más cara. A 
todos se nos otorga una doble ciudadanía, la del reino de los sanos y la del 
reino de los enfermos. Y aunque preferimos usar el pasaporte bueno, tarde o 
temprano cada uno de nosotros se ve obligado a identificarse, al menos por 
un tiempo, como ciudadano de aquel otro lugar.”13 
En la sociedad actual, así como en épocas pasadas, se pone de manifiesto el 
rechazo de la enfermedad y la dificultad de asumirla como algo intrínseco a la 
existencia humana. Esto es aún más notorio en las sociedades 
industrializadas, en las que los avances médicos y tecnológicos —sobre todo 
a partir del siglo XX con la difusión de los antibióticos— consiguieron que 
auténticas plagas, como la tuberculosis pasaran a considerarse como 
enfermedades comunes, curables; y por lo tanto vieron reducida su 
mortalidad y, por ende: su visibilidad. 
En el arte del siglo XX  se observa cómo esta presencia de la enfermedad se 
centra más en el hecho personal autobiográfico que en el tratamiento de la 
misma, como uno de los aspectos fundamentales de la existencia humana, 
convirtiendo así las epidemias en mitos de tiempos pasados. Sería solo hasta 
comienzos de los años ochenta del siglo XX, que esto cambiaría con la 
aparición del sida. 
 
 
	  	  	  	  	  	  	  	  	  	  	  	  	  	  	  	  	  	  	  	  	  	  	  	  	  	  	  	  	  	  	  	  	  	  	  	  	  	  	  	  	  	  	  	  	  	  	  	  	  	  	  	  	  	  	  	  13 Susan Sontag, la enfermedad y sus metáforas. El sida y sus metáforas. Random House 
Mondadori. S. A. Barcelona. 2008. P/ Introducción. 	  	  	  
Ilustración 6. Pecho y manos quemadas (Nebreda, 1990). 
 
David Nebreda, “Pecho y manos quemadas” 199014 
Aparte de las epidemias o grandes males, las enfermedades personales 
inspiran a los artistas. Para el artista David Nebreda por ejemplo, su 
enfermedad será de cierta manera su misma salvación, apela a ella para 
mostrar un modo dramático su vulnerabilidad y mortalidad para dar fe de su 
realidad. Este artista intenta curarse haciendo frente a su enfermedad, 
mediante la realización de fotografías de su cuerpo escudriñado, mutilado y 
desgarrado;  queriendo de esta forma quiere vencer el miedo que siente de 
ese padecimiento; de esta forma quiere vencer el miedo que siente de ese 
padecimiento, del que ha sufrido tantos años. David Nebreda rechaza desde 
hace años mirarse en un espejo y solo se concibe en estas imágenes de su 
propio dolor. 
En muchos casos, la enfermedad se representa a través de las propias 
experiencias de los artistas. En este aspecto, las enfermedades crónicas o 
los estados terminales, que sitúan al ser humano en situaciones límite, 
obtienen una interpretación por parte del artista que varía dependiendo de la 
persona, así como las respuestas emocionales ante esta situación y la 
alteración del concepto de cotidianeidad que conlleva a un estado 
	  	  	  	  	  	  	  	  	  	  	  	  	  	  	  	  	  	  	  	  	  	  	  	  	  	  	  	  	  	  	  	  	  	  	  	  	  	  	  	  	  	  	  	  	  	  	  	  	  	  	  	  	  	  	  	  14	  David Nebreda, “pecho y manos quemadas” 1990. Tomada: 
http://www.tumblr.com/tagged/david-nebreda. Consultada: Mayo 2013. 
determinado. De ahí que la influencia de la enfermedad en muchos artistas 
haya sido crucial, no sólo por haber sido reflejada en sus obras, sino también 
a la hora de ser éstas percibidas por los espectadores. Por lo general, el uso 
del tema de la enfermedad no suele producirse si no existe una causa 
cercana a la vida personal del artista o una situación vital que la genere o 
provoque. 
 
Ilustración 7. Enferma con rosas y reloj (Hodler, 1915). 
 
 
Ferdinand Hodler “Enferma con rosas y reloj” 1915 (Valentine Godé) 15 
Ferdinand Hodler en “Enferma con rosas y reloj” muestra una visión a través 
de toda la enfermedad de su amante como diario de la misma muerte. Quizá 
en esta peculiaridad reside el que cada uno de los cuadros de la serie refleje 
con tanta intensidad los sentimientos que rodean a la enfermedad. Se ve a la 
enferma débil en su cama, le han traído flores y tiene un reloj junto a ella, el 
cual poco atenderá y probablemente pase buena parte del día durmiendo. La 
monotonía la desorienta y ese reloj es su único vínculo con el que trascurre el 
tiempo. Su mirada está perdida. No mira las flores, ni el reloj y no se sabe si 
su mano descansa sobre su pecho para confortarse o debido a la 
imposibilidad de moverla. 
Esta condición de situación límite ha llevado a muchos artistas a realizar una 
obra basada precisamente en esa experiencia extrema. Ya sea por 	  	  	  	  	  	  	  	  	  	  	  	  	  	  	  	  	  	  	  	  	  	  	  	  	  	  	  	  	  	  	  	  	  	  	  	  	  	  	  	  	  	  	  	  	  	  	  	  	  	  	  	  	  	  	  	  15	  Ferdinand Hodler “Enferma con rosas y reloj” 1915 (Valentine Godé). Tomada: 
http://jco.ascopubs.org/content/20/7/1948/F5.expansion. Consultada: febrero 2013.	  
enfermedad (propia o de alguien cercano) o por accidente, artistas como 
Vicent Van Gogh, Paul Klee, Derek Jarman, Bob Flanagan, Pepe Espaliú, 
Nan Goldin, entre otros, han dejado un trabajo difícil de entender y producirse 
sin esa experiencia vital.  
De este modo, el espectador es capaz de comprender el sentido de sus 
autorretratos, como por ejemplo los del artista alemán Paul Klee, en los que 
poco a poco advertimos la degeneración de su rostro a causa de la 
esclerodermia; o la obra de la mexicana Frida Kahlo, que hace referencia 
constante al sufrimiento físico que padeció a lo largo de toda su vida debido a 
las secuelas que le produjo un accidente.  
En la segunda mitad del siglo XX, será Joseph Beuys quien más potencie la 
creencia ritual de los poderes curativos de los materiales en el arte, a partir 
de obras activas y sociales que buscan sanar un mundo en estado grave;  
esa curación pasa por el reencuentro individual de cada persona con su 
sociedad, las características aislantes y conductivas de la materia le permiten 
producir obras de una enorme carga simbólica. 
Entonces, el uso de la enfermedad como tema artístico no suele 
producirse si no existe una causa cercana a la vida personal o familiar del 
artista. En algunos casos la ausencia de salud está presente desde la más 
temprana edad y es algo consustancial a la vida de persona. En otros 
casos, la enfermedad propia o ajena, pero casi siempre cercana, sucede 
como un imprevisto; es posible apreciar a través de las obras de arte el 
impacto que dicho acontecimiento supone en la vida del artista. 
 
Muerte 
“No tenemos más que un recurso frente a la muerte. Hacer arte antes de que 
llegue. René Char”16.  
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Nada puede hacer imaginar la muerte al ser humano. La muerte es 
inimaginable e inefable pues tampoco hay palabras que la puedan expresar. 
Y sin embargo la muerte es un hecho, un hecho que no tiene nada en común 
con el resto de los hechos, pero a la postre un hecho. Y un hecho 
incuestionable17. Desde el punto de vista clínico la muerte es el cese de las 
funciones orgánicas de cualquier ser vivo, la cual está precedida la mayoría 
de las veces por una etapa agónica, que puede ser corta, o en ocasiones, 
suele durar hasta un mes o mas antes de la muerte; en la muerte se 
encuentra una serie de manifestaciones clínicas que presagian. En algunos 
casos la etapa de la agonía dura años y de pronto ocurre una mejoría 
inexplicable18. 
En el caso de muerte clínica, desaparecen todas las señales externas de 
vida, como la conciencia, el pulso y la respiración. En estos casos sobreviene 
la muerte biológica si no se toman medidas para revertir la situación. La 
muerte biológica, en cambio, no se puede cambiar con ningún tipo de 
atención o cuidados, ya que es físicamente irreversible. Si se habla de la 
muerte biológica, se alude, entomces a la destrucción del cuerpo , como 
menciona Spinoza19, entre los distintos criterios hoy discutidos mediante los 
cuales se aspira a definir la muerte, el criterio biológico señala que la muerte 
humana es la destrucción irreversible del bulbo raquídeo, en la medida en 
que éste coordina las funciones del organismo considerado como un todo 
integrado. Esto significa que el cese del funcionamiento de la corteza cerebral 
no es suficiente para que se produzca la muerte del individuo. Un individuo 
muere, entonces, cuando deja de funcionar integradamente. Se lee que la 
muerte es la destrucción del cuerpo.  Y la destrucción del cuerpo se produce 
“cuando sus partes se disponen de tal manera que adquieren unas respecto 
de otras diversa relación de movimiento y reposo” más precisamente, cuando 	  	  	  	  	  	  	  	  	  	  	  	  	  	  	  	  	  	  	  	  	  	  	  	  	  	  	  	  	  	  	  	  	  	  	  	  	  	  	  	  	  	  	  	  	  	  	  	  	  	  	  	  	  	  	  	  17	  La muerte .Vladimir  Jankélévicht. Guada Impresores. 2002. Valencia 
	  
18	  http://es.wikipedia.org/wiki/Muerte_cl%C3%ADnica	  
19	  Las citas se toman de Ética demostrada según el orden geométrico, trad. de Oscar Cohan, 
Fondo de Cultura Económica, México-Buenos Aires, 1977.	  
las partes que lo componen cambian tan radicalmente que, en últimas se 
modifica el quantum total de energía que lo constituía como ese cuerpo.  
Spinoza alude —en un lenguaje mecanicista— a cierta proporción que 
guardan las partes del cuerpo con vida. Cuando esta proporción se quiebra, 
piensa Spinoza, el organismo deja de funcionar como tal y el individuo muere. 
Se observa entonces que la función atribuida a esta proporción por Spinoza 
es delegada, en la ciencia contemporánea, en el bulbo raquídeo. 
“Un soplo de vida: habrá un año en que habrá un mes, en que habrá una 
semana, en que habrá un día, en que habrá una hora, en que habrá un 
minuto, en que habrá un segundo y, dentro del segundo, habrá el no 
tiempo sagrado de la muerte transfigurada”20  
                                                                                   Clarisse Lispector. 
No hay nada tan evidente ni nada que pueda resultar tan misterioso e 
incomprensible como el hecho de saber que todos los seres vivos y, en 
particular, los humanos, se dirigen hacia la muerte, pues es la única 
experiencia que se les mantiene velada. Por más que se intente aproximarse 
a ella por analogías y suposiciones, esta experiencia es un secreto que solo 
le pertenece al muerto. El que ha muerto no puede ya decir nada a nadie al 
respecto. Por el contrario, el que está a punto de morir conserva la palabra 
justamente porque el acontecimiento de la muerte aún no se ha presentado 
en él. A los vivos la muerte se les muestra de otra forma: o sólo vemos las 
señales que ha dejado tras de sí, es decir, sus efectos, o se contempla la 
inminencia de su proximidad hasta el último instante que precede al 
acontecimiento mortal. 
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Ilustración 8. Violines en el cielo/Departures (Takita, 2008). 
 
Violines en el cielo /DEPARTURES .Yojiro Takita. CONTENTFILM INTERNATIONAL.Japón 
200821. 
El testimonio más inmediato que entrega el acontecimiento de la muerte es el 
cuerpo convertido en cadáver. Lo que antes era cuerpo, vida realizada, vida 
encarnada, al morir se transforma en cadáver no solo porque el organismo ha 
cesado en sus funciones biológicas, sino también porque ya no puede 
responder más.  
 
El director Yojiro Takita en su pelicula “Violines en el cielo” plantea a través 
del antiguo arte del “Nokanshi”22, reflexiones al rededor del cuerpo al 
momento de morir, con el fin de reflejar el respeto de la cultura japonesa 
hacia los difuntos y de reafirmar con gran belleza la fe en la vida 
trascendente, Yojiro Takita describe el drama de la muerte y su impacto en 
los parientes y amigos del difunto como un poema que se ilustra con 
imágenes y metáforas de una fuerza increiblemente descriptiva. 
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INTERNATIONAL en asociación con GOLEM, 131 minutos, Japón 2008. 	  22	  Nokanshi, la preparación de los difuntos para su último viaje.  
“La muerte es descomposición; es la no respuesta”23. El cuerpo, afectado de 
infinitas formas, infinitamente expresivo con sólo un gesto, con una sola 
mirada, con un solo movimiento, al ser atravesado por la muerte, se 
transforma abruptamente en cadáver inexpresivo de por sí. El cadáver es la 
corteza de la vida desnuda de interioridad, completa exhibición de nada y 
ausencia perpetua de aquel que alguna vez existió. El que contempla el 
cadáver sufre tanto la ausencia del que ha muerto como el anuncio inminente 
de su muerte próxima. Quizás por ello la contemplación del cadáver sea la 
experiencia más palmaria, si no la única, en la que los contempladores del 
efecto que la muerte ha dejado tras de sí se estremecen a tal grado que 
surge entre ellos el reconocimiento recíproco de lo humano junto con el 
vínculo más auténtico de solidaridad. Ante la presencia de la muerte los 
presentes se reconocen en iguales condiciones. 
 
El enigma de la muerte no ha dejado nunca de asombrar al ser humano. Por 
más aspiraciones que se tengan de procurar hacer comprensible lo 
incomprensible de ella, por más esfuerzos que se hagan por dotarla de 
sentido y darle significación, su comprensión no libera de la angustia que 
cada quien siente ante el futuro ineludible de la muerte de un ser cercano o 
incluso de su propia muerte. Se comprende solo lo más evidente de la muerte 
y a partir de esa evidencia nos formamos un concepto general: la muerte 
como acontecimiento universal y necesario que acompaña al proceso de la 
vida sobreviene a todo ser viviente. En su concepto general, la muerte es 
cesación de la existencia. Pero esta aproximación general a la muerte no 
mitiga el abatimiento que cada quien pueda sentir por su propia muerte. En 
esa concepción tan general no obtengo aliento suficiente para la aceptación 
de la propia muerte. 
 
Se sabe que desde su nacimiento el hombre ha sido signado por la muerte. 
La concesión de la vida incluye esta concesión. Sin embargo aunque ella sea 
condición de posibilidad de la vida misma, y de igual forma, la condición de 	  	  	  	  	  	  	  	  	  	  	  	  	  	  	  	  	  	  	  	  	  	  	  	  	  	  	  	  	  	  	  	  	  	  	  	  	  	  	  	  	  	  	  	  	  	  	  	  	  	  	  	  	  	  	  	  23	  	  Vladimir Jankélévitch. La muerte. pp. 99-108.  
posibilidad de la muerte sea la vida misma, el hombre no sabe morir, aprende 
a morir. ¡Y ese aprendizaje dura nada más y nada menos que lo que dura su 
propia vida! Montaigne, Cicerón y San Agustín, entre muchísimos otros 
pensadores, ya lo habían dicho: la vida no es más que una preparación para 
la muerte.  
 
En su breve texto sobre la muerte, Schopenhauer reduce el recogimiento del 
individuo que se angustia por su muerte propia a un hecho insignificante. Al 
principio metafísico de la creación, a la Naturaleza omnipotente y 
despiadada, “nada le importan la vida o muerte del individuo”. Desde la 
perspectiva de Schopenhauer, la muerte propia no sólo es indiferente para la 
continuación de la existencia, sino también es la necesidad que la propia 
Naturaleza reclama para enmendar el error de su creación. Y por eso, 
continúa Schopenhauer, “la individualidad de la mayoría de los hombres es 
tan miserable y tan insignificante, que nada pierden con la muerte…”24 
 
Pero la angustia por la muerte de cada quien no se mitiga con saber que a la 
Naturaleza le es indiferente este hecho, ni con saber que a la muerte aquello 
que ese alguien fue retorna al origen que sostiene la creación. A cada ser 
humano le es indiferente que la aniquilación de mi existencia retorne al ser o 
se hunda en la nada, se angustia por la total aniquilación de su existencia. 
Comprende que su muerte solo le concierne a cada quien y a nada ni a nadie 
más al mismo ser, pero no puede evitar el sentimiento de la angustia de que 
con su muerte se le niega la posibilidad de seguir habitando en el mundo 
para… 
 
Reconocer la muerte como un acontecimiento necesario, como el corte 
temporal de la existencia, no basta para aceptar la muerte. Ningún 
pensamiento filosófico puede calmar la angustia por la muerte propia porque 
esta angustia no es por saber de la muerte, sino por ser para la muerte. En 	  	  	  	  	  	  	  	  	  	  	  	  	  	  	  	  	  	  	  	  	  	  	  	  	  	  	  	  	  	  	  	  	  	  	  	  	  	  	  	  	  	  	  	  	  	  	  	  	  	  	  	  	  	  	  	  
24 Schopenhauer, A. (2004). Metafísica del amor. Metafísica de la muerte. Barcelona: Folio. 	  
esta angustia cada hombre intuye que toda su existencia está atravesada por 
un conflicto esencial: el hombre tiende a la perfección absoluta de su ser 
mediante la afirmación por su libertad, pero la posibilidad del cumplimiento de 
su perfecta realización está irremisiblemente condenada al fracaso por su 
condición de mortal. En su relación con la libertad, la angustia por la muerte 
propia no es angustia de urgencia por saber en qué consiste, sino en el por 
qué de la misma, pues si la propia realización está dirigida al fracaso absoluto 
por la muerte, entonces la libertad del hombre parece ser solo un ardid de 
aquel genio maligno que lleva a Descartes a dudar de la existencia del 
mundo. Si no fuera por su muerte, cada quien sería un ser eternamente 
insatisfecho. La cuestión es que, a nuestros ojos, la muerte casi siempre se 
equivoca: llega cuando no debe llegar, por lo que pocas veces es bien 
recibida. Además, no sólo es inoportuna, sino que desbarata y disuelve la 
obra que con tanto afán se había construido: la propia vida. La situación del 
hombre libre es igual de ambigua que la condición de la muerte. Así como el 
hombre es libre solo potencial, del mismo modo tiene que aprender a morir. 
La vida del hombre está dirigida a la realización de su libertad y a la 
preparación para su muerte: ¡una finalidad de la vida que raya en el absurdo!. 
 
Nadie no puede saber nada de su muerte; no obstante aunque este 
acontecimiento interrumpa su vida de manera abrupta, hay una etapa de la 
vida humana, en que la angustia por la muerte se hace más soportable: en la 
vejez el hombre sufre la cercanía de la muerte. El proceso del envejecimiento 
enseña a aceptar el fracaso absoluto que es la muerte para cada persona. El 
cuerpo es el órgano-obstáculo de la libertad del hombre. Es el órgano por el 
que el hombre realiza su libertad, pero es el obstáculo que le impide llegar 
hasta su total realización. Por medio de su cuerpo el hombre entiende-
sintiendo que aspira a la perfección de su ser, pero que sólo es lo que puede 
llegar a ser. Si la duración de su existencia está signada por la muerte, el 
hombre siente el saber de su destino en las señales que su cuerpo le ofrece. 
Es su cuerpo el que va mostrando el pasar del tiempo y la cercanía de la 
muerte. Pero el hombre raras veces fija la atención en esas señales por las 
que se le revela la proximidad de la muerte. En el proceso del envejecimiento 
el hombre siente la angustia de la cercanía de la muerte. El clímax del 
conflicto que constituye al hombre se localiza en el instante en cual el cuerpo 
inicia su retroceso hacia la muerte. Ese instante que escapa al tiempo vulgar 
conserva en la memoria del hombre su lugar especial: sólo un instante 
separa el apogeo de la fortaleza del cuerpo del inicio de su decadencia. 
 
En la enfermedad o en algún suceso en el que erl cuerpo corra peligro surge 
ese instante que dura una eternidad, el pensamiento de la muerte acapara 
toda nuestra atención. En el caso del envejecimiento, ese instante se produce 
cuando por primera vez el hombre se percata de que ha comenzado a 
envejecer. Ocurre que un día el hombre se mira en el espejo y nota un rostro 
cansado, de pronto nota cierta torpeza en las acciones que antes realizaba el 
cuerpo sin la menor complicación. Quizás no sea por una acción 
directamente relacionada con él, sino con los otros -casi siempre el hombre 
suele darse cuenta de cuánto ha envejecido al mirar a los niños-, como ese 
instante llega a producirse.  
 
En la muerte el hombre llega a su fin sin final: el fracaso absoluto de su 
realización. Pero, en su cercanía con la muerte, el viejo significa su vida 
desde la perspectiva del pensamiento de su propia muerte. El viejo está 
colmado de un sinfin de experiencias: las que le quedan por vivir son pocas 
en relación con las que ya ha vivido. Debido al cansancio de su cuerpo, la 
voluntad de afirmarse se ve es disminuida y el anciano le concede más valor 
a la memoria de lo pasado que a lo que pueda acontecer en el futuro. La 
juventud y la infancia se distinguen de la vejez por la capacidad de asombro 
que hay en ellas, en cambio, la vejez se alimenta de los recuerdos de su 
pasado para enfrentar su futuro. Lo único que puede despertar su ya 
desfallecida capacidad de asombro es la tan esperada experiencia de la 
muerte. Las demás experiencias que pueda tener son bien recibidas, pero el 
anciano sabe, son las últimas. El acontecimiento de la muerte viene a ser 
para él el cierre esperado con el que se concluye su obra. 
 
En cambio, el que está en proceso de envejecer se angustia al mirarse en el 
espejo y ver que su cuerpo está cediendo lugar a la muerte: al ver su rostro 
arrugado, su cabello blanqueado, y al sentir su cuerpo cansado, el que está 
envejeciendo recrea su pasado y sopesa la posibilidad de seguir haciéndose 
en su futuro ante el futuro inminente.  
 
La cercanía de la muerte impone al que envejece la exigencia del 
aprovechamiento de su tiempo. La cercanía de la muerte que hace pensar en 
la vida, significa la vida de aquel que envejece. La significación de esta vida 
no se extiende, sin embargo, hasta después de la muerte de la vida propia. 
La muerte significa la existencia particular de cada hombre hasta el instante 
de su propia muerte. Significar la vida a partir de la muerte es donar, entre los 
extremos del sin-sentido, no uno sino multiplicidad de sentidos. Pero la 
condición para la fundación del sentido es sentir la cercanía de la muerte. Por 
eso una auténtica reflexión sobre la muerte es para Janjélévitch una especie 
de intuición de la propia muerte que pocas veces en la vida se nos regala. 
Nosotros no decidimos pensar la muerte, es la muerte la que, presintiéndola y 
sufriéndola en los casos límite que ponen en peligro nuestro cuerpo, obliga a 
pensar nuestra en la vida. 
 
 
CONSIDERACIONES QUE RELACIONAN LA OBRA CON 
CIRCUNSTANCIAS DE LA REALIDAD LOCAL O NACIONAL 
 
Cuerpos en tránsito perdurables 
  
La prolongación de la vida a cualquier costo por razones religiosas, culturales 
ideológicas y por el sistema médico, dicta la forma en que en muchas 
ocasiones los cuerpos en tránsito se conservan en nuestra sociedad.  
Por un lado tenemos a la ciencia que dice: “Debemos vivir” y busca la forma 
de prolongar, facilitar y ampliar la vida, de hacerla tolerable y aceptable. Pero 
el número creciente de "pacientes insatisfechos terapéuticamente" refleja el 
ciclo perpetuo de los intentos médicos, al que le fallan sus metas, en especial 
porque el sistema no se dedica únicamente a investigar la causa de la 
enfermedad, sino que observa los síntomas del paciente y los trata como la 
enfermedad.  
Cuanto más complicados se hicieron los métodos de diagnóstico y terapia, 
tanto más necesario se hizo el tratamiento del paciente en un hospital; lo que 
constituye también parte del ciclo perdurable. El problema, no obstante, se 
intensifica debido a la existencia de diferentes disciplinas médicas altamente 
especializadas en nuestras ultraeficientes sociedades modernas, en las que 
los hospitales son administrados como si fuesen grandes compañías. 
¿Es el enfermo mismo quien crea la enfermedad? Escribe Groddeck “él es la 
causa de su enfermedad, no hay por qué buscar otra”; da una lista de las 
causas externas y sostiene que en lugar de hacer caso a los factores reales, 
internos, los médicos prefieren “atacar las causas externas mediante la 
profilaxis, la desinfección, etc.”, solo por lo desagradable que es mirar dentro 
de sí.  
La muerte es un territorio penoso para los profesionales de la salud, que 
reaccionan ante ella con las mismas emociones que el resto de personas. 
Para ellos también es difícil pues ven la muerte de cada paciente como otro 
racaso más, en efecto el juramento hipocrático los obliga a  “tratar de curar y 
prolongar la vida”.  
Las enfermedades terminales no solo desafían la filosofía médica por 
encontrar una cura para todas las enfermedades, sino que traen consigo una 
incertidumbre constante, precisamente en el momento en el que el paciente y 
sus familiares exigen respuestas concretas y predicciones sobre el curso de 
la enfermedad.  
Con frecuencia los enfermos están insatisfechos con la forma en que los 
profesionales de la salud se comunican con ellos. La jerga especializada es 
difícil de entender y muchos médicos evitan hablar en forma abierta de temas 
que afectan las emociones. Diversos estudios han demostrado que los 
trabajadores de la salud suelen temer a las enfermedades de sus pacientes y 
levantar barreras psicológicas. El aumento del sufrimiento del paciente con 
independencia de su enfermedad, va de la mano con el desarrollo del 
crecimiento de la individualidad: si alguien puede lograr algo a partir del 
sufrimiento, tal como ir al cielo con una camisa más limpia, será la 
consecuencia del fortalecimiento de la posición del individuo en la cultura.  
Ha habido un cambio fundamental en relación con la comprensión de la vida: 
el significado de la vida ya no es una adaptación al ciclo de la vida como en 
las viejas filosofías y religiones chamanísticas, sino que está ligado al 
esfuerzo del individuo, la salud personal y el éxito individual. Esos objetivos 
de la vida se hacen predominantes a lo largo de la historia, y en particular 
durante la revolución industrial, para las sociedades cristianas, para ayudar a 
aquellos que tengan menos suerte o menos salud.  
La comprensión del valor propio de uno mismo varió, de esta forma, en el 
proceso de la historia: se pasó de ser un miembro de la comunidad, insertado 
en el ciclo de la vida a ser un individuo independiente, que trata de probar su 
valor propio, así mismo y a su creador, que intenta obtener éxito en la vida. Al 
proceder médico y científico en busca de este éxito individual, se suma una 
fuerte convicción presente en la sociedad colombiana: la religión. Se teme 
dejar ir a aquellos cuerpos en tránsito, a proceder de modo activo o pasivo 
para que una vida que se limita a la existencia de un cuerpo en el que ya no 
habita la conciencia y que depende de herramientas externas para completar 
las funciones primarias biológicas (respirar, alimentarse, evacuar) pase a otro 
plano. 
El castigo divino y el apego a la materialidad de un cuerpo, a pesar de que el 
humano no esté más allí determinan casos que se prolongan por años. A 
pesar de que en algunas ocasiones el factor económico puede determinar las 
decisiones, es común que el sistema de salud colombiano de cobertura 
general, permita que los gastos se extiendan de forma indefinida, una vez un 
cuerpo entra en ese estado de tránsito. Se enfrentan aquí, entonces a la 
determinación de la familia, que necesita hacer un duelo con el cuerpo 
presente y tienen el poder único para suspender el ciclo. 
 
DESCRICIÓN DE LA SOLUCIÓN FINAL 
 
“De-velando un cuerpo” busca generar un tránsito por las distintas instancias 
del mismo a través de los elementos expuestos y del espacio en el que se 
propone la obra. Invita al espectador, de igual manera, a circular entre la 
imagen y la materia, entre lo bidimensional y lo tridimencional, entre lo 
evidente y lo oculto, para dejar abierto un espacio de reflexión ante este 
recorrido. 
 
La obra se presenta con diversas miradas que se manifestan en 4 instancias : 
Instalación: bolsas de solución salina penden de la parte superior del 
espacio y  configuran un estado suspendido de elementos que aluden a las 
estadías, vivencias y trasformaciones del cuerpo en estos lugares. Las bolsas 
contienen 2 sustancias, una trasparente líquida que es la solución salina, y 
otra, densa y muy oscura. Las bolsas de solución salina sugen como 
declaración de un espacio experienciado dentro del proceso de investigación. 
 
 Fuente: Erika Flury (2013). 
 
Fotografía 1: cuerpo. Esta fotografía procura estrechar la mirada del 
espectador ante la imágen de un cuerpo que se posiciona por sí sola. 
 
La decisión de colocar la imagen aislada, viene de la idea de un cuerpo que 
batalla solo su guerra, este cuerpo batalla una lucha interior con la vida, en su 
misma soledad y con la naturaleza que se le otorga. En su fragilidad y corta 
trayectoria de la existencia les habla a los espectadores del universo que hay 
alrededor del ser humano. 
 
 
Fuente: Erika Flury (2013). 
 
Objeto – Imágen: las Imagenes del cerebro son el retrato de una 
enfermedad manifestada. Estas imágenes son abordadas dentro de la 
investigación como una forma de mirar el cuerpo bajo la piel sin abrirlo y no 
prentenden nada más que el encuentro mismo con ellas. 
